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I. INTRODUCCIÓN 
 
El autorretrato a lo largo de la historia ha servido para que el 
artista reafirme su intención creativa en conexión con la 
expresividad de su psiquis, como antecedentes para el 
desarrollo del proyecto, EL AUTORRETRATO COMO MEDIO 
DE CATARSIS, se refieren diferentes artistas que hicieron de 
su imagen un puente para expresar sus sentimientos de forma 
creativa; la catarsis es un término utilizado para describir una 
acción de purificación, en el arte, este tema hace alusión a la 
evolución de la mente en el proceso del enfrentamiento de 
hechos traumáticos bloqueados por el subconsciente llevados 
al plano consciente y material por medio de la pintura o de otras 
formas diferentes de expresión artística. 
 
El levantamiento de la teoría del AUTORRETRATO COMO 
MEDIO DE CATARSIS un proyecto de investigación creación, 
el cual se basó en diferentes bibliografías que le dan argumento 
al proyecto desde los antecedentes artísticos que involucran 
temas de valoración enmarcados desde lo sociológico, 
filosófico, psicológico y estético. 
 
Este tipo de trabajo artístico permite hacer una reflexión sobre 
la situación circunstancial del artista, tomando como punto de 
partida los diferentes aspectos de la vida, legado que se 
conecta con el espectador y toca fibras de sensibilidad por 
medio de la contemplación y la subjetividad. 
 
Este es un proyecto que se enfoca en la sensibilidad del artista 
visto desde la autoobservación y retrospectiva de hechos que 
dejaron huellas en su psiquis, reflejando ese aspecto en la 
personalidad del sujeto que lo convierte en medio recurrente de 
comunicación y de expresión, incluyendo alrededor de la 
imagen de su cuerpo elementos compositivos que le dan fuerza 
a la intención expresiva. 
La finalidad de autorretratarse es la de vincular la esencia en 
particular del artista, frente a su propia imagen, esta acción de 
valerse del cuerpo y la imagen mental para reflexionar sobre 
hechos íntimos de temas circunstanciales que afectan aspectos 
psicológicos, permite un análisis profundo sobre sí mismo y 
enfrentamiento de aspectos emocionales traumáticos que con 
ayuda de su imagen son sacados a la luz. 
 
Por medio de este proyecto se muestra la importancia de la 
expresión intima del autorretrato, una conexión profunda y de 
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reflexión sobre el cuerpo, ese revestimiento del alma que se 
transforma a medida que pasa el tiempo, un mapa gestual que 
permite ver la evolución de quien se retrata y las huellas que 
deja la vida en ese ser humano. 
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RESUMEN 
El autorretrato es un trabajo reflexivo del artista frente a su 
propia imagen, por medio de está logra conectarse con lo que 
se gesta en su ser, lo que exalta su imaginación, para así 
dibujar su rostro en medio de elementos simbólicos que tienen 
como objetivo principal la comunicación del yo interior y su 
sentir, su espiritualidad, es por eso que a partir del autorretrato 
se llega  un estado de catarsis, que es la liberación de 
emociones bloqueadas por la mente, siendo el arte un canal por 
el cual el ser humano puede canalizar sus energías llevándolas 
a un plano material. 
 
ABSTRACT 
The self-portrait is a reflexive work of the artist in front of his own 
image, by means of being able to connect with what is 
generated in his being, which exalts his imagination, to draw his 
face in the midst of symbolic elements that have as main 
objective the communication of the inner self and its feeling, its 
spirituality, that is why from the self-portrait comes a state of 
catharsis, which is the release of emotions blocked by the mind, 
the art being a channel by which the human being can channel 
their energies to a material plane. 
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CAPITULO I 
1. El autorretrato 
 
El desarrollo del tema del autorretrato se enfoca inicialmente en 
referentes artísticos, en la pintura y el dibujo, que son los que le 
dan argumentación al tema; en primer lugar, se refiere a Frida 
Kahlo y al desarrollo de su obra artística, referente importante 
por las circunstancias de su vida personal que la involucraron 
en el mundo de la creación surrealista,  reflejando sus vivencias 
y sentimientos en la mayoría de su obra plástica; en este 
análisis se resalta la parte de la catarsis por medio de las 
representaciones pictóricas de cada uno de los artistas a citar 
valorando aspectos que los llevo a autorretratarse, este tipo de 
expresión artística se asume desde lo sociológico, psicológico, 
filosófico y estético.  
El autorretrato tiene varias razones para ser creado, todo aquel 
que tenga gusto y tendencias hacia la pintura sabe y reconoce 
lo fundamental en la expresión, pues todo influye dentro de una 
obra como por ejemplo el soporte, la técnica, los colores 
usados, la postura conceptual, y los elementos compositivos en 
la obra que la ubican dentro de una corriente artística en 
particular. 
 
La acción de autorretratarse es algo íntimo que se da en plena 
conexión con la imagen mental y real, el autorretrato como 
aliado para exteriorizar ideas y pensamientos en el plano de la 
representación y el estudio de la imagen se convierten en una 
guía de aprendizaje y no solo en lo académico, en este caso, el 
tema va más allá. El autorretrato se enfoca en la forma de 
representar rasgos físicos, un camino hacia el aprendizaje 
emocional, es decir, la catarsis.  
 
Los artistas referenciados con sus autorretratos expresaron 
situaciones del momento, su vida, posición económica, su 
esencia interior. Autorretratos que con el paso del tiempo 
comunican y conmueven al espectador, sensibilizando frente a 
la imagen a quien posee el criterio de sacar conclusiones sobre 
lo que ve y le transmite los elementos dentro de la composición.  
 
El retratarse a sí mismo da confianza y seguridad y lejos del 
tema que tanto preocupa a quien ejerce el retrato por encargo, 
no importa si realmente queda parecido, pues esa 
preocupación se hace amiga del pincel y el lápiz, da seguridad 
a la hora de plasmar un rostro como no ocurre con el retrato de 
encargo, en el  propio, el  rostro tiene una imagen recurrente 
que está presente en todo reflejo y en la mente del artista 
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consiguiéndose mayor conciencia de los rasgos que definen el 
propio rostro de quien se pinta o dibuja el artista del retrato, 
pretende pintar aquello que perciben sus ojos, sin preocupación 
o vergüenza de las críticas o de lo devastador de las huellas 
que el  tiempo deja  sobre el rostro.  
 
La expresión por medio de elementos pictóricos dentro de un 
autorretrato es también una forma de escritura, una que tiene 
diferentes imágenes iconográficas que hacen de la obra un libro 
abierto que guarda en sus símbolos aspectos psicológicos, 
sociológicos, emocionales, sentimentales, expresivos, 
artísticos y estéticos, es decir el autorretrato se constituye en 
un producto en el que se refleja la interioridad y la cultura en la 
que el sujeto se desenvuelve.  
 
 
1.1 La catarsis y la Expresión 
 
Estos dos conceptos están ligados, la catarsis es el resultado 
de expresar lo que se siente y se piensa, saca a la luz diferentes 
emociones que afectan a la persona circunstancialmente, 
transformándolo en algo creativo, este enfrentamiento entre la 
oscuridad del pensamiento y la luz de exteriorizar lo que se 
siente -el dolor, el sufrimiento, la angustia, los pensamientos 
tormentosos, la agitación mental-, superan los traumas que se 
esconden en la mente, es el resurgimiento que se da en medio 
de escombros; escombros que solo hacían bulto en la mente, 
logran darle un valor y un orden narrativo a la historia del artista.  
 
La expresión de sentimientos es un acto que libera y enseña, 
pues la emoción bloqueada por hechos traumáticos puede 
expresarse abiertamente, un ejemplo relevante en este tema es 
el de Frida Kahlo que enfrento en su obra situaciones y traumas 
canalizadas en sus autorretratos, expresando por medio de 
símbolos, su interioridad y mostrando sufrimientos, que la 
llevaron a transformar toda sus vivencias en obras que se 
convirtieron en refugio y sublimación resiliente. 
 
Los artistas citados tienen en común la necesidad expresiva de 
narrar su vida, mostrando su alma de forma creativa. Este 
ejercicio de análisis lleva al artista a cuestionar sus vivencias, 
lo que es y en lo que se ha convertido, una forma expresiva que 
redime lo que está en la mente del artista, generando una 
introspección de su condición humana, canalizando energías 
en sus registros pictóricos, empleando iconografía propia que 
caracteriza  su obra, los elementos formales y su simbolismo de 
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la narrativa pictórica, introducida en sus creaciones, recreando 
de manera significativa lo que fue su vida, se  libera así,  la 
interioridad y el enfrentamiento permanente con todo lo que le 
afecta, aprendiendo de cada situación.  
 
El tema catarsis se convierte en una necesidad inherente de las 
emociones, llevando al plano material lo censurado 
inconscientemente, la expresión artística es la forma creativa 
de sacar los traumas del recóndito lugar donde la mente los 
esconde, los sentimientos negativos que generan repulsión son 
como una gran cantidad de desechos tóxicos en el mar, si el 
tiempo transcurre y no se le da importancia, se expande el 
toxico contaminando cada vez más el agua, se va perdiendo el 
equilibrio natural y la armonía, se pierde la esencia e 
inevitablemente, muere todo lo que le conforma, dejando a 
cambio un paisaje árido; lo mismo pasa con los hechos 
traumáticos, si el tiempo de negación hacia un hecho de esa 
índole se alarga, los impactos en el subconsciente se hacen 
cada vez más crónicos, transformando aspectos de la 
personalidad. 
 
La catarsis es purificación, purgación, es el esfuerzo que se 
hace para que todo quede en orden. La catarsis hace parte de 
los procesos expresivos en los cuales se enfrentan recuerdos 
traumáticos que son bloqueados por emociones, de esta 
manera la pintura se hace un método expresivo por el cual se 
afronta de forma creativa y libre hechos traumáticos; el 
autorretrato se constituye así en una radiografía del artista, en 
un aliado íntimo liberador vivencias. 
 
 
1.2 Lo autobiográfico como concepto artístico  
 
La vida misma es un hecho interesante, el sentir, una forma de 
interiorizar lo aprendido de lo que nos rodea y el arte, una guía 
para hacer tangible las ideas de una forma creativa, es por eso 
que la expresión artística que se da por medio del autorretrato, 
en conexión con la interioridad del artista, es un viaje desde su 
alma y su psiquis hasta el goce de los sentidos, el arte es la 
sublimación del alma, pues todo lo creado por la mente y 
materializado, es transformación de la esencia, algo que va de 
lo intangible hacia lo tangible, es la expresión pura del ser 
humano en su interior, la evolución de los sentimientos y el 
enfrentamiento con ellos para finalmente hacerlos 
comprensibles. 
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La Narrativa de la propia vida del artista por medio del 
autorretrato, para capturar su imagen y el paso de los años, 
marca su condición momentánea, expresa su sentir para dejar 
un poco de su dolor y sufrimiento, mostrar la agitación de su 
mente, en algunos casos, vanidad, egocentrismo, amor y gusto 
por su propia imagen, pero todo esto hace parte del 
expresionismo y creatividad de un artista, es dejar un legado de 
su vida, su estilo artístico, expresividad pictórica, pincelada, 
iconografía, es dimitir en la obra de arte un pedacito de su ser 
impregnado de la esencia del alma y la genialidad de la mente.  
Los hechos relevantes de la vida, enmarcan principalmente 
hechos traumáticos, análisis profundos de diferentes aspectos 
emocionales que acontecen en la vida del artista. 
 
El papel de la pintura en todo ese proceso reflexivo, es el de 
materializar los pensamientos e interioridad y despojar un poco 
el alma y la mente de lo negativo, convirtiéndolo en una 
enseñanza positiva, es claro que no todo lo que lleva al artista 
a expresarse por medio del autorretrato debe ser un hecho 
traumático y negativo, existen diferentes motivos, pero son 
estos hechos los de mayor protagonismo en la vida del artista, 
puesto que tienen un buen contenido dramático y simbólico, los 
hechos traumáticos afectan profundamente y desequilibran a 
quien los sufre, la forma con la que se enfrentan hacen una 
mejor construcción en la vida del artista, dando cimientos 
sólidos de fortaleza para enfrentar con mayor inteligencia y 
tenacidad lo que la vida depara, esta característica de 
resiliencia se da en personas que de alguna forma expresan lo 
que sienten y buscan soluciones que equilibran su interioridad, 
el arte es un aliado estratégico como medio expresivo 
autobiográfico, muchos artistas se autorretrataron con la 
finalidad de enmarcar un momento importante en su vida y con 
la intención de hacer memorable hechos que con el transcurso 
de los años se vuelven irónicos; lo irónica y a veces trágica que 
puede llegar a ser la vida y sus devenires. 
 
Cualquiera sea el motivo por el cual se opta por el autorretrato 
como un medio autobiográfico para narrar vivencias llenas de 
emociones, sentimientos, cargas psicológicas y sociales es un 
ejercicio que se expande a todos los medios expresivos, en este 
caso, la pintura, su contenido viaja en el tiempo haciendo parte 
de la historia del arte y su dimensión expresiva, obras que 
marcaron la diferencia en épocas y que en el momento en el 
que fueron creadas transformaron sentimientos, sacaron a la 
luz condiciones mentales ligadas a un peso emocional y 
transformaron a su artífice de forma positiva, mostrando 
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aspectos de su interioridad que hacían revuelo en su 
pensamiento, es así como cualquier expresión ligada a las 
vivencias de un ser humano creativo se convierten en un legado 
importante para el análisis sociológico y psicológico, no solo de 
un ser humano sino también de una corriente artística y época, 
lo cual denota situaciones expresivas, socioeconómicas y 
culturales que se traducen en historia, puesto que el ser 
humano tiene gran interés en el estudio de los comportamientos 
de su misma especie, siendo el objeto principal de su búsqueda 
de conocimiento la mente humana y sus diferentes 
interpretaciones a lo largo de la historia, cualquier medio 
expresivo que narre momentos de genialidad de diferentes 
personajes, en este caso artistas, son un referente de suma 
importancia para el análisis y pronta interpretación de acciones 
creativas de mentes inquietas que hicieron frente a hechos 
traumáticos por medio del autorretrato. 
 
 
 
 
 
 
 
CAPITULO II 
2. Procedimientos artísticos y estéticos 
 
La dimensión plástica de los pensamientos permite filtrar 
condensaciones del alma y la mente, lo que se puede llamar la 
esencia, es una parte de la interioridad del artista de su ser, 
ligado al disfrute de los sentidos y el placer que este genera, es 
una sublimación del alma hecha pintura, expresada con la 
intencionalidad de llevar a algún lado la ideas gestadas en la 
mente, de materializar pensamientos, emociones y 
sentimientos que se lanzan al vacío para ser interpretadas por 
el ente creador, el talento que se conecta con el pincel y los 
pigmentos para así convertir la mano en una extensión del 
alma, el arte está estrechamente ligado con lo divino, proviene  
de la voluntad del artista que expresa creativamente lo que 
guarda en su interior, su genialidad.  
 
Es pues así como la proyección artística se traduce en lo 
tangible, las ideas en genialidad, pero estas dos no funcionan 
por separado, pues el transmitir la esencia del ser humano es 
un don gestado en lo más profundo de la dimensión estética y 
la interpretación de su sentir.  
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Una expresión metafórica sobre las ideas, es que vuelan por el 
aire y se analizan por medio de la sensibilidad, atravesando la 
energía de las intenciones. Las ideas se mueven según el 
contexto, es todo lo que capta el subconsciente, no pasan las 
cosas alrededor sin que sean percibidas, siempre va haber algo 
que bloquee circunstancias pero el cerebro permanece alerta, 
aunque conscientemente los hechos sean percibidos de otra 
manera o ignorados, esta información filtrada por la mente se 
convierte en idea, evolucionando hacia un viaje mágico en 
traducción de lo que afecta la psiquis circunstancialmente, esa 
parte esencial del ser humano, su alma. 
Cuando se habla de alma en conexión con el cuerpo se toca el 
tema del alma como guía de emociones y sentimientos, siendo 
la siquis las constancia de que el alma está situada silenciosa 
en todo ser vivo, pero en este caso el interés es el alma humana 
y su esencia, siendo lo inmaterial del cuerpo, lo intangible del 
cuerpo como principio vital.   
 
La pintura dentro de lo figurativo tiene múltiples interpretaciones 
estéticas, una copia de la realidad en un formato que narra 
ideas, momentos y vivencias, todas estas exploradas por el ser 
humano, los sentimientos que surgen a raíz de las situaciones, 
que conectan la emoción, la voluntad y el intelecto, esta interfaz 
transitoria hacia lo creativo mantiene el equilibrio entre el 
razonamiento y la vida misma, la naturaleza y el lenguaje que 
se traduce desde la interioridad, descifrados por los sentidos, 
así se transforman las ideas que se gestan en la mente y es el 
alma la parte emocional y sensible, la que le da esencia a todo 
lo realizado de forma creativa por el ser humano.  
 
La estética son cánones y gustos, el equilibrio que se le 
encuentra a lo captado por los sentidos, ¿Se logra conectar la 
obra con él espectador?, ahí se enfrenta la labor creativa y la 
capacidad de mimesis del artista a veces en contradicción con 
el gusto del espectador, la manera en que el artista organiza los 
elementos, como imita al mundo, muestra su esencia, mientras 
que la contemplación del espectador le permite filtrar 
sensaciones subjetivas que están ligadas a vivencias y gustos. 
 
El ser humano busca la perfección en las formas y una manera 
de encontrarla es por medio de la simetría; dentro de la 
naturaleza hay elementos compositivos bellos de magnifico 
colorido, que poseen un significado que mezclado con otros 
elementos, narran una historia, se interpolan en el caso del 
autorretrato, lo agradable de un rostro con lo bello de la 
naturaleza y los elementos que lo rodean, a raíz de este orden 
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compositivo nace un significado que conmueve de forma 
subjetiva a quien contempla la imagen. La pintura es un acto 
contingente en subordinación de lo visual y el deleite de todos 
los sentidos, la interpretación de los elementos dados por la 
naturaleza y la imitación de estos está ligada a la psiquis del 
artista que reacciona de forma creativa; la naturaleza es algo 
existente y hace parte de las características del planeta, 
mientras que el arte se crea por medio de la mimesis como 
medio de expresión, para conectar el alma con el mundo 
exterior y comunicar toda esta interioridad por medio de 
elementos conocidos, que hacen parte de su entorno, en ambas 
posiciones estéticas, -lo natural y su mimesis-, tanto el que crea 
como el que observa, tiene un canon y gusto,  transmitido por 
condiciones culturales, impartidas por la sociedad, surgiendo el 
condicionamiento del gusto en general según el contexto y la 
época, el criterio propio que se da por acontecimientos que ha 
formado al ser humano en muchos aspectos de su personalidad 
y carácter, es algo no tan aislado del contexto, pues es una 
característica que divide en grupos a la sociedad, determinando 
el gusto que se adopte dentro de la contemplación de cualquier 
elemento captado por los sentidos. 
 
 
2.1 Dimensión artística del autorretrato 
 
El autorretrato es el reflejo de la imagen mental y precisa del 
artista, ahí se encuentran estrechamente ligados los 
acontecimientos que muestran diferentes aspectos de su 
personalidad y las fuerzas vitales que lo mueven –lo creativo, lo 
receptivo y la manifestación de la energía hacia lo material-, por 
medio de la expresión artística, en este caso en el autorretrato 
se contraponen en desiguales envolturas del rosto elementos 
iconográficos que caracterizan al artista, mostrando la imagen 
mental que este posee de sí mismo frente a diferentes 
emociones, sentimientos y aspectos de la psiquis que puedan 
afectar la visión subjetiva de su propio rostro, siendo la imagen 
real la más recurrente en el reflejo de cualquier superficie, 
conservando los rasgos característicos de la imagen mental, 
este enfrentamiento es un hecho relevante para el artista; 
puesto que de esta manera quedará plasmado en la superficie 
donde divulgue su talento, no solo una imagen de sí mismo 
también parte de su vida e intención expresiva materializada.  
 
El autorretrato es un trabajo reflexivo del artista frente a su 
propia imagen, por medio de esta logra conectarse con lo que 
se gesta en su ser, lo que exalta su imaginación para así dibujar 
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su rostro en medio de elementos simbólicos que tienen como 
objetivo principal la comunicación del yo interior y su sentir, su 
espiritualidad. 
 
En conexión íntima con la esencia, el artista logra descifrar su 
interioridad, si bien es una labor expresiva que se dirige en parte 
al espectador, la labor fundamental del autorretrato es la de 
des-encriptar emociones que afecta su relación con el entorno 
y con el mismo; en este caso hechos traumáticos que perturban 
aspectos de la personalidad y es el arte el conducto que 
emplaza los aspectos psicológicos del artista hacia una 
indagación de su propio yo y enfrentamiento de hechos que 
dejaron huellas en su psiquis, la pintura es el conducto 
expresivo por el cual se hace evidente un hecho creativo como 
lo es el autorretrato ligado a elementos compositivos que 
ayudan al artífice a relatar su historia, algo íntimo y personal en 
conexión con su imagen.  
 
El autorretrato es la manera en la que el artista sacraliza su 
propia imagen haciéndola eterna, el cuerpo envejece y frente a 
esta condición, la transformación de la materia se hace 
evidente, la forma de preservar la imagen propia del artista en 
sublimación de su yo interior es por medio de la representación 
pictórica, esta le ofrece las ventajas de convertirse en ídolo de 
su propio cuerpo, una imagen reflexiva frente a un acción 
expresiva que se mantiene en el tiempo, siendo la mirada 
dentro del autorretrato importante, desde la parte expresiva, por 
medio de está, el artista muestra su alma y la intención de la 
imagen en sintonía con los elementos expresivos que la 
acompañan.   
 
La libertad que se expresa por medio del autorretrato a partir 
del siglo XX, permite al artista mostrar sus intereses reales y ser 
más sincero en sus pinturas sin la constante limitación de ser 
juzgado por sus gustos. Con el paso del tiempo la postura 
moderna del artista frente al contexto es más amplia con 
mayores posibilidades expresivas, recrudeciendo la imagen y 
los elementos de los que se apropia para señalar sus 
intenciones, esta nueva visión dentro de la representación de sí 
mismo y la metamorfosis que ocurre a lo largo del proceso le 
permite hacer un estudio mórfico de su evolución física, 
psicológica, sociológica y mental, estas auto-representaciones 
artísticas muestran los logros del artista y su visión del mundo, 
sus preocupaciones y condición momentánea -mental, 
económica, psicológica, social y creativa- como identificación 
verosímil del artista, en concordancia con su autobiografía. 
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Las pasiones están ligadas a las acciones; el arte es conducto 
por el cual se da el deleite de los sentidos y el acto de 
autorretratarse determina parte del proceso creativo del artista, 
una huella que este deja situada a lo largo de la historia, su 
mirada en retrospectiva de sus vivencias, que viaja a través del 
tiempo conservando no solo la esencia del artista, es la 
perspectiva atípica por la cual las intenciones y lo que se narra 
se conserva vigente y adquiere un valor superior al que tenía 
en la fecha de creación, la mirada cobra una importancia 
expresiva, que mantiene en vida la esencia y el aura del artista, 
su espíritu, enriqueciendo la historia que se marca en cada uno 
de sus rasgos en mimesis de su entorno, mostrando a 
generaciones futuras como era su visión del mundo en diferente 
época, narrando parte de su vida y preocupaciones inmediatas, 
por medio del autorretrato.    
 
 
 
2.3 Valoración estética del autorretrato  
 
La percepción de los sentidos frente a cualquier creación del 
ser humano es subjetiva, no todos comparten la misma 
apreciación sobre los estándares de belleza que a pesar de ser 
expandidos por diferentes medios de comunicación, no logran 
abarcar la totalidad de lo creado, en este caso, de los diferentes 
artistas que se autorretratan. 
 
Lo principal dentro de un autorretrato es la intención expresiva 
que se convierte en un acto narrativo de la cotidianidad y sentir 
del artista, lo figurativo de esta actividad que viene siendo los 
elementos que facilitan la lectura de la obra; toda apreciación 
está sujeta al gusto, pueden haber gustos colectivos a fin, pero 
el pensamiento individual está ligado a las vivencias y aspectos 
sociológicos y psicológicos, si bien se puede hacer comentarios 
que retroalimenten las opiniones por cada lado y le den un 
sentido más amplio a la obra, prima por encima de todas esas 
concepciones, el sentir que se genera en un acto contemplativo 
en conexión directa con él ser humano y su sensibilidad. 
 
En el autorretrato se puede tener una opinión clara acerca de 
los elementos compositivos y su significado, pero depende del 
grado de observación, la cultura, el contexto, la experiencia del 
individuo y las pasiones que lo mueven, lo que le da cierta 
intimidad a la obra frente al espectador; cuando se observa se 
generan varias hipótesis sobre los elementos observados, 
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siendo el foco central la mirada del artista y su gestualidad, lo 
que muestra la magia interior y su fuerza para transformar los 
pensamientos y el sentir, en obra, en algo tangible. 
 
La parte estética de una obra no solo abarca lo que es bello o 
no, esta mira el aura y conoce parte de la esencia de quien se 
encuentra como parte central en la pintura, una lectura que 
narra el momento en el que se creó la obra, en un análisis 
profundo de todo lo que la compone, desde la forma como 
sostuvo el pincel hasta los colores, la gestualidad, la mirada, 
haciendo parte de la lectura, la curiosidad que genera un rostro 
y los elementos que lo rodean, lo que lleva a quien observa 
hacerse muchas preguntas de respuesta pronta que se da por 
medio de la observación e intimidad que surge a partir de la 
contemplación,  al analizar un autorretrato se entra a conocer la 
fuerza creativa del artista, la psiquis y sus pasiones, ese 
sentimiento que genera ver un rostro que probablemente ya no 
existe y la visión que tuvo o tiene de sí mismo, encontrando la 
imagen mental del artista, algo aún más íntimo que su propio 
rostro.  
 
La expresividad del autorretrato en valoración estética, se 
relaciona profundamente con la reacción de quien crea y 
observa pero cuando es solo una imagen mental que aún no 
pasa a ser materia, se encuentra en la incubadora, estudiada la 
idea, una vez salta a lo tangible, tropieza con diferentes 
elementos que la hacen posible, siendo la intención que busca 
apoyo desde lo simbólico, una profunda explosión que viene 
desde el interior para manifestar la espiritualidad y sentir del 
artista, comunicando por medio de elementos lo que exalta su 
imaginación, utilizando la propia imagen de ese cuerpo 
transitorio que cambia con el paso del tiempo y deja como único 
legado un reflejo de su ser y lo que lo recubre, el cuerpo.  
 
La contemplación de un autorretrato, lleva al observador a 
divagar sobre lo que percibe hasta llegar a una posición 
subjetiva frente a la imagen, esta relación que se forma a partir 
de la percepción, autorretrato - observador, da un sentido íntimo 
y amplio frente a la intención expresiva del artista que tiene 
como centro, el aliciente carácter anímico que se describe 
desmesuradamente en la materia, como intento del alma por 
salir a la superficie; quien observa, logra percibir esta intención 
de conectar el yo con la naturaleza,  parte de las intenciones y 
emociones que se involucran con la materia, lo que se conoce 
desde el plano físico y lo que se describe como parte sensible 
de la imagen, esta mezcla se profundiza en la psiquis del 
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espectador y hace que haya una conexión directa entre dos 
seres humanos desde un plano espiritual. 
 
En el autorretrato la esencia viaja para que la imagen del rostro 
se conecte desde la parte visual con otro ser que interpreta y 
asume la pintura de un rostro ajeno de forma subjetiva, como la 
inmolación adquirida a lo largo de una vida, que generó 
diferentes sentires reflejados en materia como medio expresivo 
para la evacuación de su interioridad y evolución del ser.   
 
 
 
 
CAPITULO III 
 
3. Catarsis en el autorretrato proceso artístico de la obra 
 
La serie de autorretratos propia de este proyecto de reflexión 
sobre la catarsis nace a partir de una necesidad expresiva, una 
mente critica que no conforme con los acontecimientos que 
surgen a su alrededor, expresa por medio de autorretratos la 
posición que tiene frente a diferentes temas de la actualidad, 
pretendiendo hacer un cambio por medio del arte que crea, uno 
que toque profundamente su propia interioridad, transformando 
pensamientos en hechos narrativos que muestran 
subjetivamente lo que logra abarcar sus intereses. 
 
El tema emocional dentro de la obra es trascendental por todos 
los elementos que utiliza dentro de las pinturas realizadas en 
acuarela, óleo y lápices de color, en técnica mixta, la finalidad 
no es solamente expresar, es llegar a un grado de 
profundización y sublimación, abordando temas que afectaron 
diferentes aspectos de la vida, buscando respuestas frente a  la 
realidad, transformando la visión de mundo, esta obra está 
cargada de autorretratos en acuarela con elementos 
compositivos llenos de significado para la artista, enfrentando 
hechos traumáticos con expresiones artísticas manifestadas 
por medio de autorretratos, en un formato pequeño, lo cual 
también está estrechamente vinculado con la intimidad y 
conexión que la artista tiene con su labor creativa. 
 
3.1 Relación del proceso creativo  
 
En el año 2010 se da inicio a la formación plástica de la artífice 
de este proyecto, en la que la atracción por el autorretrato, se 
da como mecanismo de exploración de la figura, ese interés por 
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copiar el rostro ayudo a la evolución en la práctica, pues la 
pintura ha sido un elemento expresivo íntimo, un proceso de 
empatía, de conocimiento, de exploración desde sí misma. La 
evolución en la mimesis y expresión de la interioridad ligada a 
la imagen del rostro, dando paso al análisis de todo lo que 
afecta de forma circunstancial, anímica, económica, social, 
psicológica y socio-afectiva. 
 
el foco central de las creaciones pictóricas, en el dibujo y la 
pintura, han sido refugio vital, y de expresión del propio mundo, 
en un proceso de recreación de imágenes infantiles anhelos y 
la reinterpretación de acontecimientos que marcan de manera 
particular sentimientos propios, incluidos a manera de 
imágenes que ayudan a dar contundencia a la intención del 
autorretrato, estas imágenes desde los inicios en la labor 
creativa, representaban su propio yo he interioridad, los 
elementos incluidos dentro de las imágenes ayudaban a la 
contundencia de sus intenciones. 
 
Actualmente esta conducta se ha hecho más evidente, las 
situaciones ocurridas en el diario vivir y lo observado en el 
entorno, hacen del autorretrato una necesidad expresiva para 
la artífice, hecho que le da un papel protagónico a la situación 
latente y la forma como se interpretan los acontecimientos y la 
transformación de la realidad vista desde la pintura. 
 
En la búsqueda constante de respuestas frente a hechos que 
marcan la vida e interfieren en la relación con el entorno, es por 
esto que se toman referentes los cuales tienen conexión con el 
tema he identidad desde el plano emocional, lo cual impulsa a 
pintar la imagen más recurrente, el rostro. Haciendo frente a la 
interioridad, buscando manifestar su pensamiento hacia un 
plano tangible.  
 
Los temas que se resaltan dentro de los autorretratos, abarcan 
hechos actuales como el razonamiento humano y la forma 
como se interpretan ciertas acciones que en el punto de vista 
personal, son consideradas nocivas. 
 
Partiendo del hecho, que todos los seres humanos tienen una 
visión del mundo y dentro de la propia lógica una opinión 
subjetiva, muchos tienen como común denominador un criterio 
global, impartido por la sociedad, la cultura, y las diferentes 
manifestaciones de poder, todos sin excepción hacen parte de 
un sistema que impone un manual sobre cómo se debe vivir, 
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convirtiendo al ser humano es una especie subordinada a un 
plan de vida. 
 
Esta inconformidad sobre cómo funciona el mundo; puede ser 
también una inconformidad del mismo ser humano frente a la 
exploración de hechos pasados que han marcado algún tipo de 
conducta frente al contexto en el que se desenvuelve, 
manifestándose en comportamiento emocional confuso, que 
genera necesidades expresivas por las cuales se busca 
respuestas desde el arte, por medio del autorretrato mostrando 
su sensibilidad. 
 
El tema ambiental es importante tocando partes sensibles del 
ser humano, generando una necesidad de cambio, la visión de 
muchas personas frente a los desastres causados por parte del 
ser humano, por la necesidad de dominio de todo lo que le 
rodea, cómo se consume al mundo en nombre del poder, 
arrasando con todo, comportándose de forma egoísta.  
Para expresar la inconformidad con la situación ambiental, se 
hacen varios dibujos en acuarelas y lápices de colores.  
 
Dos dibujos están relacionados, en la primera obra que se llama 
la ultima cena, se autorretrata con una gestualidad exagerada en 
sus ojos, en critica de lo que se puede 
ver y la reacción de indiferencia de las 
personas, en su boca se atraganta con 
el planeta tierra queriendo devorarlo, 
la tierra la representa con tonalidades 
amarillas, simulando un lugar árida; en 
símbolo de la naturaleza exterminada 
por el ser humano, su cuerpo es un 
esqueleto de oro; en representación del metal más utilizado y 
explotado por el ser humano y en consecuencia de todo lo que 
contaminan en su búsqueda, el cabello son ramas de árbol 
secas y basura, esto con el fin de representar de lo que se llena 
la mente humana. 
 
Como en otros autorretratos utiliza lentejuelas violetas, regadas 
simulando esquirlas de una explosión que descienden del 
esqueleto; este esquema simbólico representa una sociedad de 
consumo, en la cual se mira poco las consecuencias de lo que 
se hace para generar de forma desaforada bienes y servicios, 
que lejos de hacer la vida más sencilla, la complica y crea 
dependencias.  
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la finalidad de esta obra es la de expresar que los seres 
humanos están siendo nocivos con el entorno, teniendo la 
posibilidad de experimentar los cambios que se sufren y aun así 
continúan con actitud indiferente, como zombis, escapando de 
la realidad para admirar o quizás envidiar la de alguien más, 
gastando el tiempo y luego preguntándose porque no le 
alcanza, que se tiene la cabeza llena de basura y esto los hace 
esclavos de la tecnología y la invasión mediática; este 
autorretrato está ligado a otra pintura en acuarela que se llama 
¿bichos? Esta pregunta hace referencia a las plagas que dañan 
cultivos. 
 
En esta se representa como un bicho 
rodeado de insectos, queriendo 
expresar que la verdadera plaga son 
los seres humanos, que destruyen 
todo lo que les rodea con el fin de 
transformarlo en poder, los elementos 
simbólicos dentro de este autorretrato 
son insectos; hormigas que salen de 
sus pezones, una abeja, una 
mariposa y un coccinellidae (mariquitas), las hormigas en 
representación de sociedad, que invade un cuerpo, en este 
caso el pezón, que en símbolo femenino es fecundidad, por 
medio de esta representación muestra una invasión que le quita 
fertilidad,  la mariposa y la mariquita representan la 
transformación como símbolo de la metamorfosis que sufre el 
ser humano frente a factores externos que lo involucran en una 
sociedad de consumo, la abeja representa productividad y 
orden, está cerca de los ojos del bicho humano para que este 
se concientice de que se puede hacer mucho en conexión con 
el medio ambiente. 
 
Pantalla LCD, este autorretrato hace 
referencia a la contaminación por 
parte de los medios de comunicación, 
los cuales han formado gran parte de 
la sociedad por medio de lo que 
transmiten, causando el efecto en la 
teleaudiencia de tragar entero y 
quedarse con la información brindada, 
sin indagar sobre la verisimilitud de 
esta. 
 
Es por eso que se utiliza como elementos comunicativos, 
expresiones exageradas del rostro en este caso, los ojos muy 
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abiertos, son símbolo de lo visual que es ser humano y lo 
importante que resulta para formar aspectos de la personalidad 
arraigados a la cultura lo audio visual, una mano en la boca en 
símbolo de lo que se calla y lo poco que se puede aportar al 
otro lado de la pantalla, el color hace alusión al reflejo de la 
imagen que se transmite el televisor. 
 
Entre manos en este autorretrato los ojos 
están tapados por las manos y hay más 
de cinco dedos en la mano derecha, 
cubriendo totalmente la vista y 
parcialmente la boca, dando mayor 
libertad de expresión, solo es el dedo 
meñique el que la cubre, que en el 
contexto expresa refinamiento al hablar, 
los ojos tapados a la pantalla son símbolo de una vista interior, 
de reflexión, la cantidad de dedos es lo que se puede hacer con 
las manos desde un punto de vista creativo, la postura también 
muestra descontento con lo que se ve y decisión de no ver lo 
que se difunde por los medios masivos de comunicación. 
 
Miseria en lo profundo, belleza en la superficie, en este autorretrato 
la expresión es vacía, denota frialdad y falta de valor por lo que 
le rodea, es una imagen bella, con 
elementos compositivos que realzan los 
rasgos del rostro inexpresivo que se 
haya en medio, los ojos al igual que en 
los otros autorretratos son grandes, 
mostrando parte de la esencia de quien 
se dibuja así mismo, queriendo hablar 
sobre su capacidad de observar. 
 
Las flores en la cabeza representan la conciencia femenina 
Las lentejuelas violetas son la unión de lo femenino y 
masculino, pasión y espiritualidad por ser la mezcla de dos 
colores opuesto -el rojo y el azul-, este color significa libertad de 
pensamiento, originalidad, en este caso el color en las 
lentejuelas representa, la parte sensible y espiritual de quien se 
autorretrata, siendo repetitivos estos elementos dentro de la 
representación pictórica de esta obra. 
 
Visto desde afuera, miseria Este autorretrato está en antítesis con 
el anterior, ambos hacen parte de una intención expresiva que 
muestra un canon de belleza socialmente aceptado en el 
contexto actual, en este autorretrato se representa a ella misma 
con flores secas en la cabeza en símbolo de la tristeza y la 
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muerte, la expresividad fría tratando de 
mostrar un poco de tristeza, el rostro 
está transfigurado, con el maquillaje 
regado en un postura tres cuartos en la 
cual dirige una mirada desprovista de 
gracia al espectador, los ojos son 
grandes y oscuros, la boca esta medio 
abierta con el maquillaje regado, esto 
refleja una sociedad materialista y 
plástica. 
 
En medio del pensamiento, en este 
autorretrato en el que se utilizan 
elementos como, plumas, lentejuelas y 
gafas expresa lo difuso de las ideas, las 
lentejuelas en desorden tienen como 
intención expresiva mostrar lo confuso 
de atrapar alguna de forma organizada 
y expresarla con libertad es por esto que 
pone plumas en desorden en la cabeza, el color de las 
lentejuelas como en la mayoría de los retratos tiene un 
significado arraigado al contraste entre las pasiones y la 
espiritualidad. 
Mi mundo interior en un 
cuadro de color rojo 
pequeño con profundidad 
en el que se encuentra un 
autorretrato en posición de 
cobijo, acurrujada 
abrazando su propio 
cuerpo, con una expresividad, tranquila, rodeada de pepas de 
colores que juntas hacen formas indefinidas, el recuadro está 
inmerso en otro más grande forrado de tercio pelo de color 
cayena oscuro, este cuadro de mayor tamaño es blando y en él 
hay alfileres enterrados haciendo formas de manos, simulando 
palmetazos. 
 
Los elementos utilizados dentro del autorretrato tienen un 
significado y juntos construyen la composición de la obra como 
un cuadro instalación, la imagen central muestra una persona 
frágil que busca tranquilidad en sí misma, esto con la finalidad 
de edificarse y volverse fuerte, las manos que la rodean que se 
construyen y toman forma por medio de alfileres, expresa las 
dificultades de la vida, estas manos tienen un recorrido de 
derecha a izquierda, en símbolo del movimiento del manotazo, 
cuya intención es enseñar la contundencia de la cachetada.  
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La gestualidad dentro de las intenciones comunicativas son de 
buen contenido expresivo, pues son un mensaje más 
contundente por el cual se consigue decir lo que se tiene en 
mente con solo un gesto, para evidenciar este proceso creativo 
se hacen cinco pinturas en acuarela en técnica mixta, todas 
registran una conducta típica de todo ser humano, en la que 
cada pintura refleja un sentimiento y una emoción. 
 
Vomito de pintura, este 
autorretrato muestra que 
las intenciones de quien 
está como protagonista 
central en la obra frente al 
arte son muy serias, casi 
como si llevara el arte y la 
creatividad en las entrañas, 
es por eso que hace dos autorretratos dentro de la misma 
composición, en una se lame la mano queriendo expresar que 
el arte corre por sus venas y en la otra vomita pintura con la 
intención de decir que su pasión está en el interior y hace parte 
de ella.  
 
En esta secuencia de autorretratos muestra aspectos íntimos 
que la caracterizan como ser humano que escogió el arte como 
un medio de exploración de su psiquis, en unos saca la lengua, 
hace miñocos con su rostro, muestra emociones tales como 
alegría, entusiasmo, descontento, extroversión y condiciones 
circunstanciales que se pueden interpretar desde el plano 
psicológico, no necesariamente locura pero si sentimientos 
profundos sobre una personalidad contradictoria.  
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3.2 Valoración artística de la obra 
 
3.2.1 Frida Kahlo La artista mexicana (1907-1954) en el corto 
tiempo que vivió dejó un legado de autorretratos surrealista de 
gran valor expresivo, no se puede anclar sus obras a una sola 
corriente artística, pues, aunque la mayor parte de su obra se 
consideró surrealista, ella no pintaba lo que soñaba, pintaba su 
realidad, se consideró a Frida perteneciente al movimiento de 
arte Naif, que era del tipo de artistas que no se dedicaban de 
lleno al arte y no estudiaron para ello, simplemente lo hicieron 
por gusto, convirtiéndose en creadores autodidactas. 
 
Esta artista con todo el simbolismo y manejo de colores, logró 
plasmar su vida, dibujándose a sí misma, durante la mayor 
parte de ella, dejó un pedacito de su existencia en cada una de 
sus obras y con el paso del tiempo, se convirtió en un icono 
pictórico del género femenino, una mujer que lejos de ser del 
prototipo masculino de una época machista, sacaba a relucir 
sus dotes femeninos muy a su estilo, ella exageraba el bello en 
su bigote y en sus cejas y vestía como hombre, era bisexual, 
autosuficiente, fuerte y decía sentirse la persona más extraña y 
de cierta forma bizarra y dañada, esta mujer dejó un legado 
artístico en el que logra transmitir esa personalidad moderna de 
mentalidad abierta, sus vivencias y el dolor que sintió a causa 
de sus enfermedades y el amor por Diego Rivera es lo que 
hacen de su obra un material vigente, que ha sido homenajeado 
a lo largo de la historia, desde su muerte, no solo por tocar fibras 
en el espectador, sino por la importancia expresiva, la riqueza 
iconográfica, la simbología y la esencia que dejó plasmada en 
su obras, es como si cada pintura fuera una parte de ella.  
 
Las obras de Frida contienen un relato sobre su vida, 
autorretratos llenos de colores impregnados de sus raíces 
mexicanas, donde siempre mostró su interioridad, su sentir. 
Inicialmente hace retratos pequeños muy íntimos con los que 
sentía una conexión mística; su forma de decir lo que sentía era 
única, también era una poetisa que escribía acontecimientos de 
su vida en su diario de color rojo; en sus relatos escribe de 
forma muy certera sobre su postura frente a la vida y cómo la 
afectó todo lo que pasaba a su alrededor y con ella misma, se 
inclinó por el autorretrato porque es a ella a quien mejor 
conocía, pese a sus incontables horas de soledad, soledad a la 
que nunca se acostumbró. Le gustaba mantener en compañía 
de sus seres más allegados y estudiantes. En sus autorretratos 
tiene una expresión similar, labios fruncidos, mirada fría y fija, 
cejas levantadas y pobladas, en posición de tres cuartos o de 
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frente, esto con el fin de mostrarse como una persona que a 
pesar de su sufrimiento físico y mental era fuerte; 
convirtiéndose en un símbolo de su resiliencia, esa capacidad 
de superar y consignar por medio de sus pinturas lo trágico de 
su vida, pero son los elementos que se encuentran dentro de la 
composición los encargados de expresar su interioridad. 
 
Frida abarca un tema importante y es el de describir cada 
acontecimiento de su vida, logrando desahogarse y mostrar su 
dolor; este tipo de exteriorización de sus sentimientos hace que 
fluya libremente su tristeza, no guardó su sufrimiento, logró 
canalizar su dolor ilustrando su vida, llegando a la catarsis por 
medio del autorretrato. 
 
En la descripción de algunas obras de mayor relevancia para el 
desarrollo del tema EL AUTORRETRATO COMO MEDIO DE 
CATARSIS se consideraron las siguientes: 
 
El autorretrato con collar de espinas Obra pintada en el año 
1940 en la técnica de óleo sobre lienzo, en las dimensiones de 
51 cm x 64 cm., pintada luego de su divorcio con Diego Rivera. 
En este autorretrato utiliza símbolos con los que logra expresar 
su dolor; postura en la que tiene el cuerpo recto de frente y su 
rostro justo en el medio, con una 
expresión triste y resistente a ser 
derrotada por el sufrimiento, el 
peinado con el que se pinta 
símbolo de su cultura y en honor a 
su país de origen, su vestimenta 
en la que representa el folclor y el 
orgullo de ser mestiza, en su cuello 
un collar de espinas enterrándose 
en su piel  que simboliza el lado católico, el sufrimiento y la 
humillación; el colibrí que pende del collar de espinas -en la 
cultura mexicana el colibrí simboliza la búsqueda de un nuevo 
amor- pero aparece muerto, aludiendo a su desilusión en el 
amor; el gato en el hombro izquierdo de mirada amenazante en 
posición de ataque es símbolo de su mala suerte en el amor; el 
mono es símbolo de lo pagano y lujurioso, pero esto no 
necesariamente es lo que simboliza para Frida, para ella, es 
más bien el amor que no tuvo de Diego, pues éste fue un regalo 
que él le hizo y también la representación de los hijos que nunca 
tuvo. La fuerza del paisaje, la viveza de sus colores y las hojas 
grandes, representan el gusto de Frida por la naturaleza 
mexicana. 
https://goo.gl/zWRZme  
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Las dos Fridas Obra pintada en 1939, técnica mixta óleo sobre 
lienzo en las dimensiones 1,73 m x 1,73 m. Este es uno de los 
autorretrato más representativos de Frida con una fuerza 
expresiva magnifica en la que se retrata dos veces; una es la 
Frida criolla en alusión a su 
madre y la otra la Frida de 
traje típico, ambas están 
conectadas por una arteria, 
en la Frida de traje típico hay 
un pequeño camafeo de 
diego en su mano izquierda el 
cual se conecta con la arteria 
que envuelve el brazo que lo 
sostiene, en la otra; la criolla el vestido se encuentra desgarrado 
en donde está el corazón, en esta  Frida controla el fluido de 
sangre que sale de la arteria que está envuelta en su brazo 
derecho y con una pinza quirúrgica controla la sangre que sale, 
ambas Fridas se toman de la mano, con la intención de hacerse 
más fuertes a pesar del dolor y el sufrimiento por el amor de 
Diego, el paisaje es tormentoso, un cielo gris lleno de nubes, 
todo el contenido de la obra denota la tristeza que la consumía; 
en la Frida de traje típico se muestra sana con el camafeo de 
Diego, en la Frida criolla está herida desangrándose y en vez 
de sostener la imagen de Diego sostiene una pinza que para la 
hemorragia, así es como ella sentía que su amor por Diego y la 
ausencia de él la desgarraba por dentro, la consumía y ella 
pretendía mostrarse fuerte parando la hemorragia vanamente, 
pero igual su dolor seguía ahí resumiéndola a ser una mujer 
sola, intentando ser fuerte. 
Las dos Fridas también son la representación de su amiga 
imaginaria, su alter ego, Frida describió su amiga imaginaria 
como alguien libre, alegre, que bailaba como si su cuerpo no 
tuviera peso, la creación de su imaginario era la necesidad de 
hacer lo que era considerado pecado sin sentimiento de culpa, 
era el otro yo de Frida ese que no tenía limitaciones. Frida a 
causa de la poliomielitis se convirtió en una niña introvertida 
considerando que esta enfermedad era un tipo de castigo por 
actos pecaminosos, como la masturbación, la figura materna 
influyo en este tipo de pensamientos, Frida la describe como 
una mujer distante, fría, calculadora y cruel, además de 
“fanáticamente religiosa”, de ahí surgió la fantasía de una amiga 
imaginaria, libre de todo pecado y sentimiento de culpa y esto 
se representa en esta autorretrato. Las dos Fridas, la 
representación criolla de Frida denota refinamiento, pureza, 
santidad, elegancia, lo que representaba para ella su madre.  
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https://goo.gl/KtYFD8 
 
Columna rota obra pintada en 
1944 en técnica de óleo sobre tela 
montada en aglomerado de 40 x 
30.7 cm. En este autorretrato 
Frida representa su dolor y se 
muestra  desnuda  de la cintura 
para arriba, llena de clavos, un 
corcel y su columna  rota en 
varios pedazos, esta 
representación en la que su torso 
está abierto por la mitad, permitiendo ver su dolor interno, 
consecuencia del accidente que sufrió cuando tenía 17 años, 
forma en la que ella representa su angustia frente al sufrimiento 
físico y emocional, cuando Frida pinto este autorretrato estaba 
pasando por un momento devastador, debía utilizar un corsé 
metálico que sostuviera su columna y sentía dolor por el amor 
de Diego, es por eso que el clavo más grande que hay en su 
cuerpo está en su corazón, la tela blanca que le rodeaba de la 
cintura para abajo era un representación católica de mártir; para 
Frida el dolor no era parte de la vida, era la vida misma.  
https://goo.gl/3ZCAgr  
Sin esperanza obra 
pintada en 1945 en 
técnica mixta óleo 
sobre tela montada en 
aglomerado en las 
dimensiones de 28 cm 
x 36 cm. Frida se 
encuentra acostada en 
su cama y de su boca sale un embudo como símbolo de su 
enfermedad y sufrimiento, una representación del infierno en el 
que se encontraba presa, todo el dolor y sufrimiento al que 
estaba condenada. En esta época Frida se encontraba 
postrada en una cama y casi no comía, todo se lo daban por 
medio de un embudo, pero para ella esto era un sufrimiento; en 
este autorretrato Frida pinta el embudo gigante, aún más que 
su cuerpo, el cual está cubierto por una sábana blanca en 
donde escasamente deja ver sus hombros, su rostro muestra 
una gran tristeza y de sus ojos brotan lagrimas; en este embudo 
pinta carne cruda de diferentes animales, pescados, aves y 
carnes rojas y un cerdo, los cuales están enteros y la carne en 
pedazos grandes; a Frida se le alimentaba por medio del 
embudo y es de esta forma como ella muestra lo difícil que era 
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para ella alimentarse, es por ello que hace la carne entera y en 
pedazos enormes, pero también hace una calavera de azúcar 
la cual en la cultura mexicana representa el día de los muertos, 
muchos dicen que para ella representó lo dulce de la vida, pero 
por todos los elementos que componen la obra representa lo 
dulce de la muerte. 
https://goo.gl/AFxOma  
Autorretrato con pelo cortó 
pintada en 1940 en técnica mixta, 
óleo sobre lienzo en dimensiones 
de 40 cm x 28 cm. Cuando Frida 
termino su relación con diego 
rivera cortó su trenza y se vistió 
de hombre, negando todo aquello 
que la hacía deseable para Diego, 
en muestra de su dolor por el 
rechazo del hombre que tanto 
amaba y amo hasta el final de sus 
días, en este autorretrato escribe “mira que si te quise fue por 
el pelo, ahora que estas pelona, ya no te quiero” en esta pintura 
se muestra vestida con un traje de hombre grande, al parecer 
de Diego, el piso es rojo y con tonalidades naranja  y en él se 
encuentra regado todo su cabello y un mechón trenzado, está 
sentada en una silla sencilla y con una postura un poco 
masculina, sobre su mano derecha sostiene unas tijeras y en 
su mano izquierda un mechón de pelo, como símbolo de 
sacrificio y renuncia a su feminidad, el paisaje es hostil de poco 
detalle, solo ella, las tijeras, el cabello y la silla, unas notas 
musicales y la letra de una canción, con este autorretrato Frida 
se muestra con la intención de adquirir la independencia y 
libertad de un hombre. Desde ese momento se empieza a vestir 
de forma masculina y guarda todos sus vestidos típicos y 
accesorios femeninos, lo único que conservó como se muestra 
en el retrato son los aretes. 
https://goo.gl/CmWlWj  
Henry Ford Hospital 
- la cama volando 
obra pintada en 1932, 
óleo sobre lámina 
metálica, estilo neo-
impresionismo, 
dimensiones 30,5 cm 
x 38 cm. Este 
autorretrato muestra 
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su dolor por no ser madre; Frida tuvo varios abortos siendo este 
el segundo pues estos ponían en riesgo su vida, los diferentes 
símbolos expresan todo el dolor que sintió por el gran anhelo 
de tener hijos y no poder hacer este sueño un hecho, los 
diferentes símbolos dentro de esta obra narran todo el 
sufrimiento de Frida, el feto masculino totalmente formado es la 
representación no solo del bebe que perdió, sino de la 
materialización del amor por diego, la orquídea símbolo de la 
sexualidad, mezclada con lo sentimental, el caracol lo lento del 
proceso del aborto que se detiene en el dolor físico y mental 
que sentía con cada aborto, soledad, depresión y apego por 
Diego, son el resultado de todo ese sufrimiento, la imagen de la 
cadera de la mujer de perfil es una visión de cómo Frida veía a 
la mujer internamente, mostrando como era el proceso de la 
fecundación en la parte inicial, la máquina que Frida se inventa 
para describir lo mecánico, la frialdad del asunto; con lo que le 
extraían los fetos y la pelvis gastada y maltratada de Frida; 
razón por la cual no podía llegar a tener un embarazo.  
Esta obra es profunda en la medida que se analizan los 
elementos que la componen, lo que expresa y todas las 
dificultades por las que tuvo que pasar a lo largo de su vida, lo 
importante que era para ella el poder procrear, el ser madre, la 
vida de Frida evidentemente fue trágica pero esto la llevo a 
expresarse por medio del arte, entre más tristeza mayor era su 
capacidad creativa, el arte le permite liberar de cierto modo su 
existencia, dejar registrado lo injusta que era la vida y el dolor 
que debía llevar en su cuerpo y mente, mostrando su fortaleza 
a pesar de la adversidad y apoyándose en la creación artística; 
Frida en sus autorretratos refleja su realidad, era una forma de 
descargar su pesada vida emocional, de hacer catarsis.  
https://goo.gl/DGUXqa 
 
3.2.2 Vincent van Gogh artista neerlandés países bajos (1853-
1890) este artista tuvo una vida llena de turbulencia, tristeza, 
agitación mental, rechazo, pobreza, pero sin lugar a dudas logra 
hacer historia con sus obras, siendo uno de los mayores 
exponentes del postimpresionismo, aunque incursiono en el 
arte de lleno durante muy poco tiempo, logro realizar 900 
pinturas, hizo más de 1600 dibujos; desde niño se interesaba 
por lo que le rodeaba y como su madre le enseño hacia dibujos 
simples de su entorno, poco le interesaba ahondar en los 
detalles y los simplificaba al máximo, mostraba el mundo como 
él lo veía con una gama de matices experimentales, en los 
cuales uso colores primarios y secundarios, amarillos intensos, 
colores muy vivos, con pinceladas fuertes y cortas aplicadas 
directamente sobre el lienzo y yuxtapuestas. Vincent van Gogh 
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tuvo que dejar sus estudios para colaborar económicamente en 
su casa, a pesar de esto se consideró un autodidacta y se 
enorgullecía de ello, manejo varios idiomas a la perfección, tuvo 
una mente prodiga aprendía con facilidad y a pesar de ser un 
hombre culto prefería vivir humildemente, esto se ve reflejado 
en sus pinturas.  
 
Vincent hace 27 autorretratos, en los cuales no hace 
directamente una mezcla de color sino que los yuxtapone para 
generar matices, los autorretratos de Vincent tienen una razón 
de ser, lejos del egocentrismo este se autorretrata en 
consecuencia de su situación económica que no le permitía 
pagar un modelo, él pensaba que el retrato iba a ser la forma 
moderna de ganarse la vida, es por eso que perfecciono la 
técnica autorretratándose frente a un espejo, a pesar de ser 
pinturas de su rostro con pocos elementos compositivos la 
forma como los pintaba le daban un toque tormentoso y 
expresivo, algunos de los autorretratos de mayor relevancia y 
que marcan momentos de su historia personal son:  
 
 
 
Autorretrato dedicado a Gaughin 
obra pintada en 1888, óleo sobre 
tela en las dimensiones 62 cm x 52 
cm, neo-impresionismo; esta fue la 
obra que Vincent dedico a Gauguin, 
como su título lo expresa; este es el 
inicio de una convivencia 
tormentosa, en la cual ambos artista 
intercambian sus autorretratos, antes de que se fueran a vivir 
juntos en la casa amarilla ubicada en Arlés, decisión que 
Gauguin tomo por dificultades económicas y un poco 
chantajeado por Theo el hermano de Vincent, el cual le ofrecía 
beneficios económicos, esta convivencia no tuvo nada de 
pacífica y duro muy poco tiempo, desde octubre hasta 
diciembre de 1888. En esta pintura Vincent se muestra como 
un hombre sensato y culto, de cabello muy corto, barba 
arreglada y traje sobrio y elegante en tonalidades oscuras con 
fondo azul claro, las pinceladas de Vincent son acentuadas, los 
colores empleados muy vivos y la expresión clara, la cual 
evidencia su estado de ánimo; este artista logra por medio de 
su estilo artístico, propio de su aprendizaje autodidacta, mostrar 
por medio de sus pincelas cortas y fuertes la agitación mental, 
este tipo de técnica es fácilmente reconocida, pues es por 
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medio de toda esta turbulencia colorida, de cuerpo espeso y 
bien definido, que se puede ver más allá de la representación 
pictórica, esta es la conexión entre la expresión y el sentir de 
Vincent mostrando un poco de su genialidad y demencia 
enmarcado en su estilo pintoresco. 
https://goo.gl/oo6LEz 
  
 
Autorretrato con la oreja 
vendada obra pintada en 
1889 luego de que un 23 de 
diciembre de 1888 se auto 
mutilara, óleo sobre lienzo, 
Neo-impresionismo, 
dimensiones 60 cm x  49 cm, 
autorretrato que realizo 
después de ser internado en 
un hospital psiquiátrico 
luego de cortarse una oreja, este acto de automutilación ocurrió 
después de una discusión con Gaughin, Vincent se cortó su 
oreja izquierda (aunque en el autorretrato aparece vendada la 
derecha, es debido a que se pintó frente al espejo) luego de 
este acto atroz se la entrego como obsequio a una prostituta 
que frecuentaban Gaughin y él, se dice que días antes había 
ido a una corrida de toros y vio como en símbolo de derrota al 
toro le cortaban la oreja y quien había sido el causante de su 
fracaso se quedaba con ella, así se sintió Vincent en el 
momento en el que Gaughin no resistió más vivir con él y 
decidió marcharse, luego de una pelea en la que Vincent lo 
amenazo con una navaja para que no lo dejase solo, aunque 
hay investigaciones que hablan sobre la responsabilidad de 
Gauguin en el asunto, ya que este era maestro de esgrima, la 
otra versión del asunto es que Gauguin lo hirió con su sable y 
después van Gogh termino la mutilación. Posterior a lo ocurrido 
la gente del pueblo decidió unirse para sacarlo, hicieron un 
documento en el cual expresaban sus motivos y recogieron 
firmas; la casa amarilla que quedaba en Arlés al sur de Francia 
donde vivía con Gaughin fue destruida. 
https://goo.gl/fcK4Cn 
 
3.2.3 Rembrandt Van Rijn artista nacido en Leiden, provincias 
unidas de los países bajos (1606-1669) este artista de la pintura 
y el grabado, narra acontecimientos bíblicos muy a su estilo, 
humanizando sus obras e incorporándose en algunas de ellas, 
conoció la fama y fue uno de los artistas, pintor barroco de 
mayor importancia de la época, su arte tuvo una gran demanda 
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y reconocimiento entre la burguesía y consiguió fortuna a muy 
temprana edad, pero esto no le duro hasta el final de sus años, 
pues su vejez estuvo llena de pobreza e infortunio en el arte; ya 
que no le hacían encargos de ninguna índole, los autorretratos 
de Rembrandt los realizo para mostrar sus realidad 
circunstancial; era coleccionista de piezas de arte, armaduras 
japonesas, rarezas naturales, bustos de emperadores romanos, 
minerales, trajes elegantes y joyas, copas, arte flamenco, entre 
otros más artículos lujosos, estos elementos que el 
coleccionada eran usado para narrar de alguna forma su 
posición actual, en sus autorretratos siempre se mostró con 
mirada humilde y expresiva, vestimenta y accesorios que 
contaban de alguna forma por el momento que estaba pasando, 
en su último autorretrato se burla de lo irónica que es la vida, 
pues tuvo riquezas en su juventud y reconocimiento y su vejez 
estuvo llena de miseria y soledad pero de sabiduría, en sus 
cuadros se muestra como la percepción de su rostro y el 
concepto de su mismo cambio a medida que fue envejeciendo 
y la actitud que en un principio lo mostro como un hombre 
alegre, acomodado, emprendedor y seguro se fue convirtiendo 
con los años en una persona más equilibrada y sabia y en su 
vejez como un genio que tenía conocimiento de todos los 
secretos de la vida; de su vida interior, se conoció así mismo a 
la perfección y esto se muestra en cada una de sus obras. 
 
Rembrandt tuvo que enfrentar muchas tragedias personales 
que lo hicieron más cercano a sí mismo a conocerse y expresar 
por medio del arte su genialidad, en su juventud pintaba en 
movimiento, sus modelos recreaban historias de la biblia al igual 
que los acontecimientos que surgían a su alrededor eran 
captados por él, lo que lo convirtió en un narrador grafico de la 
vida, en los retratos que pintaba mostraba el alma de las 
personas, a medida que fue envejeciendo hacia retratos y 
autorretratos de personas solas al igual que mostro su 
personalidad artística expresando abiertamente su idea del 
arte, mostrando que el artista es el dueño de su obra porque lo 
pintado es una idea y las ideas son propias del artífice, en sus 
retratos y autorretratos se centró en el alma desdibujando un 
poco lo narrativo y centrándose en la mirada interior del ser 
humano, así es como el muestra su vida, la introspección, 
reflexión y el pensamiento que lejos del ruido de la juventud lo 
acerca al silencio de la madurez,   pues cada una de las 
personas que amaba murieron antes que él, a excepción de la 
que fue su criada Hendrickje, que lo acompaño y ayudo hasta 
el día de su muerte. 
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Algunos de los autorretratos de Rembrandt que marcan las 
etapas de su vida son:  
 
El pintor en su 
estudio autorretrato 
pintado por 
Rembrandt hacia 
1626-1628, estilo 
barroco, pigmentos 
sobre lienzo, 
dimensiones 25.5 x 
32 cm, en esta 
pintura se muestra lejano, con el lienzo y caballete por delante, 
con ropa grande, como es característico en las obras de 
Rembrandt la situación circunstancial era la protagonista, este 
artista narraba su vida por medio de los elementos, en este caso 
una vestimenta cargada de elegancia, grande como un disfraz 
para persuadir al espectador de que él era un artista y este era 
su estudio, este autorretrato inspira un momento en su juventud, 
mostrándose siempre con sencillez, Rembrandt busco en sus 
autorretratos narrar su vida, en este cuadro la intención es la de 
mostrar su lugar propio para elaborar su arte, un estudio que 
tenía en el último piso de un edificio, describiendo en el 
elementos que usaba y dando notoriedad a lo que ambientaba 
este lugar de trabajo, la piedra para mezclar pigmentos, la 
mesa, el caballete, y lo característico del lugar, paredes 
agrietadas, una puerta de madera gruesa y paredes de una 
tonalidad clara.  
https://goo.gl/5wdQ6X 
 
Autorretrato riéndose 1629-1630 
en este autorretrato Rembrandt 
muestra la libertad que se daba a la 
hora de pintar, un gesto poco usual 
en la época, este artista para narrar 
su vida se apoyó en la 
espontaneidad y la gestualidad de 
su rostro, el principal objetivo de 
sus autorretratos se ve influenciado 
en la técnica, la experimentación y originalidad, llego a pintar 
con sus dedos para lograr acabados que lo caracterizaban en 
una época en la que este tipo de hazañas eran poco comunes, 
esta conducta marco su estilo y a muy temprana edad alcanzo 
reconocimiento, en este autorretrato en donde enseña sus 
dientes en un gesto alegre; mejillas rellenas y rosadas como era 
característico de las pinturas que hacía de los campesinos, lo 
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que era considerado grosero, pero la intención narrativa de la 
obra viaja en el tiempo para mostrar parte de sus emociones y 
lo que era como ser humano, considerado de joven, enérgico, 
espontaneo, lleno de seguridad, la conexión con la pintura y la 
afinidad con las bellas artes, lo llevaron a evolucionar en una 
técnica libre, llena de emotividad y sabiduría, pinceladas fuertes 
con colores y pinceladas sueltas llenas energía, tal vez la 
intención de Rembrandt era evolucionar en el tiempo como un 
artista que hizo de su vida poesía como un hombre sabio. 
https://goo.gl/mpsAn8 
 
Autorretrato con paleta y pinceles 1660-1665 
Quizá este fue uno de sus 
últimos autorretratos, en 
donde muestra un poco la 
ironía de la vida, al 
terminar sus años en la 
pobreza y total oscuridad 
en su vida artística, este 
es uno de los más reales 
en su figura humana, pues 
no intenta ocultar su nariz 
ancha y abultada, ni sus 
orejas redondas y grandes, con el cabello despeinado y ropa 
despojada de gracia deja ver su lado más sensible y sabio, 
despojándose un poco de la vanidad y adulación por sí mismo, 
arrugas en el surco de sus ojos, con una mirada penetrante que 
se dirige al espectador con una expresión seria, el rostro está 
bien definido en claro oscuro con una luz que se refleja en su 
rostro, ropa abrigada y algunos detalles de su cuerpo 
inacabados, los círculos que están dibujados en la pared son 
un enigma.  
https://goo.gl/TZ2C06 
 
3.2.4 Albrecht Dürer 
1471-1528 artista alemán, grabadista, pintor y teórico, Albrecht 
a lo largo de su vida se vio interesado por la técnica y las 
medidas para realizar figuras que se acercaran bastante a la 
realidad, hizo varios tratados en los cuales explicaba la teoría 
de la geometría y medidas dentro de una pintura; lo que genero 
mayor interés en sus coetáneos fueron sus grabados. 
Los autorretratos que se realizó, fueron minuciosos cargados 
de elegancia y toques detallados de todo lo que componía la 
pintura, el primer autorretrato lo hizo cuando tenía 13 años. 
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Autorretrato 1484 dibujo en papel en 
las dimensiones 27.5 x 19.6, la 
técnica fue punta de plata, este fue 
uno de sus primero autorretratos, 
desde que se inició en la pintura y el 
grabado, mostro un profundo interés 
por las formas y las geometrías en 
ellas, el talento que Albrecht poseía 
evoluciono hacia la genialidad a una 
edad temprana, era perfeccionista y valoraba el papel del 
artista, su trabajo como tal era magnifico, lleno de detalles 
minucioso, en este grabado se muestra como un niño genio de 
gran talento, las manos dentro  de los autorretratos tenía un 
valor expresivo, en este dibujo muestra el dedo índice de la 
mano derecha señalando hacia el frente.   
https://goo.gl/qUepqe 
 
Autorretrato con 26 años 1498 óleo sobre tabla en las 
dimensiones 52 x 41 cm, para él su propia imagen reafirmaba 
la intención artística y enaltecía su trabajo, se pintaba elegante 
majestuoso para verse como algo más que un simple  artesano, 
como se consideraba al artista en esa época, él tenía un gran 
talento que saltaba a la vista, siendo protagonista visual de su 
propia vida y evolución artística, a 
partir de su imagen adoptaba 
posturas que le daban un 
reconocimiento intelectual al 
trabajo del artista, su 
pensamiento frente a las labores 
manuales era que el arte de 
mimesis de la realidad, tenía un 
concepto más profundo e 
intelectual que el de un zapatero o 
carpintero, en este autorretrato que hace a fiel imagen suya, 
utiliza elementos como ropas finas y elegantes con puntadas de 
hilo de oro, guantes y gorro, el cabello y la barba parecen haber 
sido pintados pelo a pelo por la delicadeza y precisión, se 
muestra altivo y refinado pero con cierta timidez en sus ojos, los 
dibujos, grabados y pinturas que realizo Albrecht de su propia 
imagen para reafirmar su autoría, talento y posición económica, 
fueron el canal por el cual este artista se muestra así mismo 
como un caballero talentoso. 
 
https://goo.gl/meognf 
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3.2.5 Raffaello Sanzio de Urbino 
 
Artista y arquitecto italiano 1483-1520, Raffaello fue una buena 
influencia dentro del arte renacentista y como arquitecto dejo un 
gran legado, desde muy niño se interesó por el arte siendo 
considerado un niño prodigio, hizo autorretratos a lo largo de su 
corta vida, pero la mayor parte de su obra está dedicada a la 
arquitectura, diseño y los frescos que le encargaban las altas 
esferas de la sociedad; dentro del catolicismo para los vaticanos 
y la corte, a pesar de haber quedado huérfano desde su niñez, 
se formó en varios talleres de artistas influyentes, maestros que 
lo guiaron y de los cuales absorbió gran parte de su 
conocimiento.  
 
Autorretrato 1499 este es uno de los 
primero dibujos y autorretratos que 
hizo Raffaello, se dibujó cuando tenía 
16 años, en este dibujo demostró su 
gran destreza para el dibujo, con 
unos pocos trazos mostro la 
profundidad de su mirada infantil, 
llena de significado por la intención de 
su mirada, mostrando parte de su 
esencia como artista, un ser humano reflexivo lleno de 
sabiduría, observador y gentil, tal vez el haber quedado 
huérfano a los 11 años le dio ese toque melancólico en su 
mirada al igual que en  todos los autorretratos que se realizó 
tenia mirada triste y seria. 
https://goo.gl/G1PC6x 
 
Autorretrato 1504-1506 técnica 
óleo sobre tabla, dimensión 47.5 x 
33, estilo renacentista, este 
autorretrato de mirada triste y 
melancólica de rasgos finos y 
simplicidad en la composición, 
muestra un joven de compostura 
insegura y sencillo, no utiliza mucho 
detalle en la ropa, el rostro se ve 
suave y con apariencia lozana, con un largo cuello, el fondo es 
simple de una tonalidad ocre y lo único que lo acompaña es su 
propia sombra. 
Raffaello con una mirada  psicológica mostraba parte de su 
personalidad, en sus autorretratos se muestra como es, sin 
idealizar su imagen, este sentir y fuerza expresiva en su mirada 
que a pesar de no poseer mayor gestualidad, muestra la 
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intención del artista, mostrar su alma, lo que es como ser 
humano sin intención de fantasear o querer parecer un 
caballero ilustre de la época, su sencillez va más allá de los 
elementos que componen la obra, es la transparencia de la 
mirada la que tiene la capacidad de transmitir lo que fue 
Raffaello Sanzio. 
https://goo.gl/hDk0wQ 
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4. CONCLUSIONES 
El autorretrato se convierte en un aliado incondicional para la 
transformación y expulsión de sentimientos encriptados por la 
mente, ante hechos confusos que convierte ciertas 
características de la personalidad en conductas poco 
aceptadas por quien las manifiesta, las condiciones y 
situaciones a las que se debe enfrentar un ser humano, estos 
hechos llamados en este proyecto traumáticos están 
establecidos por unas normas que son la guía que le da firmeza 
a la conciencia desde lo ético y lo moral, el bien o el mal, esto 
hace que dentro del criterio de cada ser humano se enfrenten 
ciertas situaciones de forma negativa o positiva. 
 
Para enfrentar hechos traumáticos bloqueados por la mente 
muchos artistas citados dentro de este proyecto, buscaron 
apoyo y complicidad en la pintura a este hecho se le llama 
catarsis, dejar al descubierto lo que la propia mente tenia 
bloqueado por ser de difícil aceptación; evacuar dichos 
sentimientos y liberarse de ese peso emocional que trastornaba 
las conductas habituales del artista. 
Cualquier manifestación creativa que logre sincronizar la 
intención expresiva con la disolución de hechos traumáticos 
que afectan la personalidad del individuo, es un mecanismo por 
el cual hay una evolución emocional por medio del deleite de 
los sentidos, la creatividad convierte lo negativo en positivo por 
ser una manifestación pura del alma. 
 
Los artistas ciados dentro del proyecto dejaron en el arte un 
legado de sí mismos basándose en su interioridad, sus rostros 
manifiestan inquietudes emocionales de gran necesidad 
expresiva; la evacuación por medio del arte de su mundo 
interior, los sentimientos que fueron motivo de inspiración le 
pusieron un sello personal a esa manifestación creativa en 
exploración de la psiquis. 
 
El arte en general dentro de la sociedad cumple un papel 
importante debido a lo que se narran en él, enseñando parte de 
la historia, el autorretrato muestra la parte sensible de un artista 
en un plano más íntimo lo que es intrigante para quien observa, 
porque está en frente de la imagen de otro ser humano, a veces 
el rostro solo dice mucho, aunque es el foco central de la 
imagen los elementos y el simbolismo dentro de la obra guardan 
mensajes que son descifrados por el espectador, pero estas 
interpretaciones tienen un giro inesperado en las diferentes 
culturas debido a la variación que se da a causa de las 
creencias.  
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